fiedendaagse schilderkunst In Belgie
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Grondplan






Anastasia Bay (°1988)
Models Pattern, 2025

De afgelopen jaren liet Anastasia Bay zich inter-
nationaal opmerken met haar schilderijen waarin
de menselijke figuur een centrale rol speelt. Haar
werk is doorspekt met verwijzingen naar de kunst-
geschiedenis, literatuur en populaire cultuur. Zo
refereert ze niet alleen aan oude en moderne
schilderkunst, Japanse prenten en fresco’s van
de Minoaanse beschaving, maar evengoed aan
stripverhalen.

Dit fresco, dat ze speciaal voor de tentoon-
stelling ‘Painting After Painting’ creeerde,
strekt zich uit over drie museumwanden. Het is
ontworpen als een fries dat in relatie treedt met
de museumarchitectuur. Voor de compositie
herneemt Bay een klassiek thema uit de schilder-
kunst: de allegorische afbeelding van ‘Les Ages
de la Femme'. Dit thema getuigt van de traditionele
mannelijke blik en stelt het huwelijk en het
moederschap voor als de enige hoogtepunten in
een vrouwenleven.

In haar fresco bevrijdt Bay zich van deze
stereotype representatie. Ze voert vrijgevochten
modellen op die poseren als Muze of Venus. In het
rechterdeel van de compositie zien we oudere
modellen die de idee van het moederschap als
bekroning van het leven niet delen.

Terug naar index T
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Schilderkunst is een eeuwenoud medium dat zich
voortdurend heruitvindt en aanpast aan de tijd.
Kunstenaars zoeken niet langer vernieuwing in
een breuk met het verleden, maar in het inventief
herinterpreteren van bestaande tradities. In tijden
van crisis verbinden ze historische beeldtaal met
de sociale, politieke en ecologische uitdagingen
van een veranderende wereld. Hedendaagse
kunstenaars putten uit de symboliek en picturale
visies van vorige generaties of creéren nieuwe
mythes om de werkelijkheid te bevragen. Terwijl
sommigen brede maatschappelijke structuren

In beeld brengen, richten anderen zich op het
alledaagse, op hoe het persoonlijke en het
politieke elkaar raken.

Tussen traditie
en vernieuwing




Yann Freichels (°1996)
Kids Unite, 2022

Yann Freichels verwerkt de indrukken van zijn
dagelijkse leven en de beladen geschiedenis van
de grensregio aan de Belgische Oostkantons
waar hij opgroeide. Dat doet hij in grote,
expressionistische doeken. Schilderijen zijn
voor hem als geengageerde, visuele essays

over de samenleving. Terwijl hij ze markeert met
tal van historische referenties, symboliseren ze
tegelijk zijn onophoudelijk streven naar grote
idealen. In ‘Kids Unite’, een titel die refereert

aan de punkcultuur, portretteert de kunstenaar
een groepje dralende jongeren. De tafel in de
achtergrond van het schilderij bevat, volgens
Freichels, te veel geschiedenis en symbolische
objecten om hier nog een nieuwe discussie te
kunnen voeren. Draagt een van de figuren daarom
een zwarte kristallen bal in de hand?

Terug naar index




Bendt Eyckermans (°1994)
A transition (fade-in), 2023

De schilderijen van Bendt Eyckermans zijn
steevast gehuld in een sfeer van mysterie. Het
schrille contrast met hun alledaagse karakter en
schijnbaar eenduidige motieven, vaak scenes

uit het leven van de kunstenaar, zorgt voor een
narratieve gelaagdheid in zijn werk. Eyckermans
creeert verhalen met een open einde, waarin
donkere stedelijke achtergronden dramatisch
worden belicht. Zijn werk vervaagt de grens tussen
traditioneel realisme en expressionisme, wat
resulteert in een emotioneel krachtige toepassing
van licht en schaduw.

Terug naar index




Sanam Khatibi (°1979)

Tasting a piece of her gum, 2023
Continental Charm, 2023

A Sudden Rush of Blood, 2022

In Sanam Khatibi's schilderijen worden idyllische
natuurtaferelen vol dieren en mythologische
wezens verstoord door onverwachte scenes

van menselijk geweld en ambigue erotiek. De
werken zijn vaak geinspireerd op waargebeurde
misdaden, bronmateriaal dat Khatibi combineert
met weelderige landschappen vol fauna en flora.
In ‘Continental Charm’ and ‘Tasting a Piece of Her
Gum’ worden kristalheldere waterpartijen omringd
door surrealistische combinaties van skeletten,
allerhande wezens en verstrengelde menselijke
ledematen. In het verbeelden van dierlijkheid,
natuur en seksuele driften onderzoekt Khatibi
grotere ideeen over macht en de dunne lijn tussen
onze angsten en verlangens, overheersing en
onderwerping, schoonheid en fragiliteit. Haar
onhellspellende, sensuele werelden vertaalt ze
niet alleen op doek, maar ook in wandtapijten,
borduurwerk en keramische sculpturen.

Terug naar index T




Diego Herman (°1994)
Yellow Heartbreak, 2024

Diego Herman groeide op in een Belgisch-
Mexicaanse familie in Brussel. In zijn schilderijen
onderzoekt hij via de beeldtaal van het vervreem-
dende landschap begrippen zoals eigendom,
identiteit en ontheemding. Gefascineerd door

de rol van grenzen en limieten in onze beleving
van ruimte, werkt Herman herhaaldelijk met

het motief van het industriele hek als symbool
voor de belemmering van vrije beweging. In
combinatie met andere betekenisdragers, zoals
lege, natuurlijke of voorstedelijke plekken, en een
thermisch kleurenpalet dat doet denken aan de
beelden van nachtkijkers die jagers inzetten om
wilde dieren op te sporen, creeert hij sociaal-
politieke landschappen die vragen oproepen over
de manier waarop we omgaan met elkaar en met
onze leefomgeving.

Terug naar index T




Matthieu Ronsse (°1981)
ASS 406, 2025

Voor Matthieu Ronsse Is schilderkunst een
beweeglijk en veranderlijk iets. De traditie van de
schilderkunst - zowel die van oude als nieuwe
meesters - wordt door de kunstenaar knap
gemanipuleerd tot wat “sporen van het schilderen’
genoemd kunnen worden. De essentie van zijn
oeuvre ligt dan ook vervat in wat er tussen de
werken gebeurt: in het maakproces, in het zoeken
naar hoe leven en werkelijkheid schurend in elkaar
Kkunnen overvloeien.

In deze tentoonstelling treedt Ronsse op als
nomadisch kunstenaar. Wat er te zien is, verandert
bij elk bezoek, groeit of woekert verder. De muur
waartegen alles wordt geplaatst, fungeert als
een herdenkingsplaats voor de schilderkunst,
en herinnert eraan dat schilderkunst ook andere
vormen kan aannemen dan olie op doek. Het kan
een schilderij zijn, maar evengoed een object,
collage, gebruiksvoorwerp of plaat. Met andere
woorden: het leven wordt omarmd. Matthieu
Ronsse zoekt het experiment op en vraagt zich af
hoe hij met zijn blinde virtuositeit de grenzen van
het schilderen kan verkennen.

Terug naar index
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Onze maatschappij drijft op macht en kapitalisme
- krachten die diep doordringen in ons dagelijks
leven en ons persoonlijk bestaan. Kunstenaars
spelen hierop in met uiteenlopende benaderingen
en genres. Politieke satire reflecteert op de
groteske maskerade van het leven. Het heden-
daagse stilleven verbeeldt de leegte van onze
verlangens of hekelt onze onontkoombare drang
naar materi€le overdaad. Symbolische voor-
stellingen staan naast reele objecten. Ze leggen
het aloude spanningsveld tussen de afgebeelde
en de letterlijke vorm in de schilderkunst bloot.
Toch kan kunst vandaag ook een toeviuchtsoord
zijn die de vertrouwde omgeving koestert of
inspiratie put uit volkscultuur en lokale tradities.

Spiegel op de
samenleving



William Ludwig Lutgens (°1991)
Joy Sauce in the Belly #3, 2025

In ‘Joy Sauce’, een mixed-media-installatie

van William Ludwig Lutgens, integreerde de
kunstenaar een video in een groot schilderij

van een surrealistische huiselijke scene. In de
video passeren een reeks personages de revue.
Uitgedost met maskers, pruiken en beschilderde
kledij, bewegen ze als zombies door een histo-
rische abdij. De personages staan symbool voor
de toestand van hedendaagse arbeiders, die
gevangen zitten in de illusie van vrijheid en in de
voort-durende strijd om te presteren. De scherpe,
satirische ondertoon is kenmerkend voor de
uitgesproken beeldtaal in Lutgens’ schilderijen,
tekeningen en installaties. ‘Joy Sauce’, de titel van
dit werk, knipoogt naar het Lacaniaanse begrip
jouissance, een paradoxale vorm van genot die
louter plezier overstijgt en vaak gepaard gaat met
overdaad of pijn. De kunstenaar onderzoekt de
relatie tussen het nastreven van passies en de
grensoverschrijdende aard van jouissance, die
zowel bevrijdend als zelfdestructief kan zijn. ‘Joy
Sauce’ suggereert dat we aangetrokken blijven tot
wat we afwijzen.

Terug naar index T
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Julien Meert (°1983)
Zonder titel, sans titre, untitled, 2024

Met levendige kleuren en gedurfde composities
verkent het recente werk van Julien Meert de
grenzen tussen abstractie en figuratie. Zijn schil-
derijen bevatten vaak fragmenten van menselijke
figuren en motieven die hij vervormt of versmelt
met abstracte vormen. Meert speelt vrijelijk met
ruimte, gelaagdheid en stijicitaten, waardoor zijn
werken een levendige dynamiek hebben. De
iInvloed van popcultuur en hedendaagse media is
hierbij subtiel aanwezig. Zijn werk roept vragen op
over identiteit en perceptie, zonder een eenduidige
Interpretatie op te dringen. In Meerts intuitieve
schilderstijl staan spontaneiteit en experiment
centraal. Dit resulteert in schilderijen die zowel
vervreemdend als intrigerend zijn, en ons
uitnodigen tot langer kijken.

Terug naar index T




Luis Lazaro Matos (°198%7)
Diplomatic Immunity (The Eurorats), 2025

Centraal in deze installatie die Luis Lazaro Matos
speciaal voor S.M.A.K. creeerde, staat een muur-
schildering van de vlag van de Europese Unie.
Alleen zijn de gele sterren hier vervangen door
zaadcellen. In combinatie met de muurschildering
presenteert Matos een reeks schilderijen, die
geinspireerd is op het verhaal van de Hongaarse
politicus Jozsef Szajer.

Hoewel hij Europarlementarier was bij Viktor
Orbans conservatieve Fidesz-partij, die vijandig
staat tegenover de LGBTQ+-beweging, leek
Jozsef Szajer zelf een queer dubbelleven te leiden.
Dat werd pijnlijk publiek toen de politie middenin
de coronacrisis een clandestien feest in Brussel
binnenviel. De politicus probeerde het seksfeest
vol drugs en naakte mannen nog te ontviuchten
langs de regenpijp - iets wat al snel onderwerp
werd van memes en spot.

In deze installatie combineert Luis Lazaro
Matos architectuur, erotische figuren en dieren,
meer specifiek ratten, in dynamische narratieven.
Zoals wel vaker in Matos’ werk, kan de installatie
luchtig lijken, maar bevraagt ze eigenlijk complexe
Ideeen over politieke identiteiten en queerness.
Humor en drama vloeien daarbij naadloos in elkaar
over.

Terug naar index T
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Michael Van den Abeele (°1974)
Spaghetti/Jeans, 2024
Against Nutrition, 2025

Het veelzijdige oeuvre van Michael Van den Abeele
omvat tekeningen, foto’s, installaties, sculpturen
envideo’s. In ‘Against Nutrition’ brengt hij lege,
binnenstebuiten gekeerde chipszakjes samen in
een collage. De zakjes, die ooit functioneel waren,
worden zo omgezet in een vormelijke compositie
met een glanzend opperviak.

Voor ‘Spaghetti/Jeans’ bleekte Van den
Abeele een schildersdoek uit denim. Zo werd
een wirwar van lijnen zichtbaar, kronkelend als
spaghettislierten. In beide werken neemt van den
Abeele consumptiegoederen als uitgangs-punt.
Losgekoppeld van hun oorspronkelijke functie en
kapitalistische logica, worden ze gereduceerd tot
louter oppervlakte, met een nieuw, bijna decoratief
potentieel. Al schemert de ingebakken belofte van
verlangen soms nog subtiel door.

Terug naar index




Dieter Durinck (°1983)
Popular Mechanics / Juan Gris - Nature
morte sur une chaise (1917), 2023

Met zijn ‘Bootleg Paintings’ kopieert Dieter Durinck
bekende en minder bekende schilderijen uit de
recente kunstgeschiedenis. Het concept van het
maken van kopieen en het eren van grote werken
heeft diepe historische wortels in de schilderkunst.
Durinck herneemt deze traditie, maar verandert
soms het formaat en voert de schilderijen volledig
uit in het groen. Dit is een verwijzing naar de
groene computerschermen uit de jaren ‘80 en de
esthetiek van nachtbeelden tijdens de Golfoorlog.
Met zijn werk stelt Durinck vragen bij auteurschap,
het statuut van de schilderkunst in een door
schermen gedomineerde maatschapplj, en hoe
onze kennis van kunstwerken vaak beperkt is tot
hun reproductie.

Terug naar index




De diepe connectie van hedendaagse schilders
met hun medium raakt ook aan hun innerlijke
belevingswereld. Gevoelens, relaties en gemoeds-
toestanden worden genuanceerd vastgelegd.
Deze intimiteit staat vandaag onder invioed

van digitale technologieen. Online vervagen de
grenzen tussen het fysieke en het virtuele, het
private en het publieke, het authentieke en het
geensceneerde. Het internet, sociale media en
artificiele intelligentie vervormen hoe we onszelf
en anderen waarnemen, maar bieden ook ruimte
voor het creeren van nieuwe identiteiten. Zo
ontstaat er schilderkunst die balanceert tussen
introspectie en een kritische omgang met de
geloofwaardigheid van digitale inhoud.

Intieme werelden



Mae Dessauvage (°1995)
Revelation, 2023
Doll, 2024

Middeleeuwse iconografie, renaissance-
schilderkunst, postmodernistische architectuur
en strips, het zijn allemaal invloeden die Mae
Dessauvage herwerkt in haar werk, net als haar
eigen ervaringen als transgender vrouw. Ze houdt
zich opzettelijk niet aan de klassieke vorm van
schilderijen, maar kiest vaak voor een meer ruim-
telijke benadering. Dat is ook het geval bij dit werk,
dat wat doet denken aan de beschilderde kist van
een middeleeuws schrijn.

Helmut Stallaerts (°1982)
For Annie, 2024

Out of Body, 2024

The Split, 2024

Helmut Stallaerts staat bekend om zijn verstilde,
vaak bevreemdende schilderijen waar een on-
gemakkelijke sfeer uit spreekt. Die psychologische
spanning wordt daarbij versterkt door zijn vaal
kleurgebruik. Stallaerts experimenteert als kunst-
enaar vaak met diverse dragers en verschillende
materiaalsoorten. Zo werkt hij onder andere ook
met bijenwas, hars en jute.

Terug naar index
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Che Go Eun (°1988)
Blisters, 2023

Che Go Eun integreert haar beheersing van de
traditionele Koreaanse schildertechnieken in haar
digitaal georienteerde werk. Via deze combinatie
van oude en nieuwe technologieen onderzoekt
ze menselijke relaties. ‘Blisters’, een werk uit
behangpapier, plexiglas, epoxy, glas, verf en was,
creeerde ze met Al-prompts uit haar dagboek.
De door Al gegenereerde beelden zette ze
vervolgens om in aquarellen. Het resultaat is een
rijkelijk versierde beeldtaal vol florale motieven,
geinspireerd op de Belgische art nouveau met
subtiele hints naar Che’s traditionele opleiding.
Dit werk weerspiegelt de (mis)interpretatie

van menselijke gevoelens en emoties door
kunstmatige intelligentie. Door met technologie
naar huiselijke decoratie te verwijzen, verbindt
'‘Blisters’ de intimiteit van een thuis met die van
de digitale wereld.

Terug naar index




Anthony Ngoya (°1995)
20h37, 2023

Visage, 2023

Fig.13, 2023

Anthony Nlgoya is een Franse kunstenaar met
Congolese roots. Zijn werk draait rond collectief
geheugen, emotionele archieven en nostalgie uit
de diaspora. Ngoya maakt daarbij gebruik van
beeldmateriaal en objecten, zoals archiefmateriaal,
oude familiefoto’s, textielresten of tegels.

Door deze objecten, die al een geschiedenis
hebben, over elkaar te plaatsen en te bewerken,
onderzoekt hij de constructie van geheugen en
iIdentiteit. Ngoya wil alternatieve verhalen schrijven
en hiaten in zijn persoonlijke geschiedenis invullen
vanuit meerdere perspectieven. De werken ‘Fig.
13’,‘20h37’ en ‘Visage’, die deel uitmaken van
de reeks ‘Le Long Voyage', weerspiegelen de
zoektocht van de kunstenaar om zijn identiteit
te doorgronden.

Terug naar index T




Emmanuelle Quertain (°1987)
My address, 2023

‘My address’ bestaat uit een selectie van

'‘Data Paintings'. De '‘Data Paintings’ duiden in
Emmanuelle Quertains praktijk op een manier
om data, numerieke gegevens, te schilderen.

De 467 aquarellen zijn gebaseerd op beelden

en video's die de kunstenaar op haar computer
bekeek, van onder meer nieuwssites als BBC,
Arte en Euronews. Het werk kan worden be-
schouwd als een portret van het IP-adres van

de kunstenaar. De aquarellen, gepresenteerd

IN een dens raster, bestrijken een waaier van
uiteenlopende onderwerpen. Quertain legt zo

de willekeur vast van wat we te zien krijgen als
we de actualiteit volgen via de online media, een
stroom aan hapklare en snel verteerbare content.
Als geheel documenteren de werken ook de
tijdsspanne waarin Quertains lichaam de beelden
naschilderde en de aquarellen geleidelijk aan
schetsmatiger en minder gedetailleerd werden.
Ze brengen daardoor niet alleen een onderwerp
IN beeld, maar ook een aandachtsspanne. ‘My
Address’ geeft een beeldende interpretatie

van digitale data en benadert intimiteit op een
nieuwe manier. Quertain onderzoekt in haar
werk wel vaker de overvioed van beelden In

de hedendaagse samenleving. Ze bevraagt de
manier waarop we de visuele wereld waarnemen
en ermee omgaan.

Terug naar index
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Door in dialoog te treden met nieuwe techno-
logieen of verbinding te zoeken met hybride
vormen en conceptuele benaderingen, verdwijnt
de schilderkunst niet maar transformeert ze.
Abstracte beeldtalen verkennen de grenzen van
onze waarneming en voorstelling en vertalen
deze op uiteenlopende manieren: van forma-
listisch onderzoek en lyrische gestiek, tot
sociale en transcendente abstractie. Schilder-
kunst wordt daarbij niet langer uitsluitend
gedefinieerd door haar traditionele vorm (doek,
olievert, ...) maar functioneert ook voorbij deze
strikt materiele grenzen. In deze ‘post-medium
conditie’ integreert schilderkunst geregeld
aspecten uit de architectuur, installatie-, digitale
en performancekunst. Het idee van het medium-
specifieke stelt ze ter discussie.

Voorbij het beeld



Leen Voet (°1971)

Naar Constant Dratz

Constant

Pauls schildersezel en canvassen
Pauls model from the series Bernard,

Paul & Constant, 2022

Deze vier werken behoren tot de reeks

‘Bernard, Paul & Constant’, waarin Leen Voet
drie schilderijen van ateliers van negentiende-
eeuwse schilders herneemt. Ze reageert op de
afwezigheid of ondergeschiktheid van vrouwen
INn het atelier door de mannen weg te laten. Deze
reductie vertaalt ze ook naar haar kleurgebruik,
door het opzettelijk te beperken tot de primaire
kleuren. Sommige van de werken presenteert
ze op schragen, waardoor ze het gebruikelijke
perspectief van waaruit we doorgaans naar schil-
derijen kijken verandert. De reeks sluit aan bij

de bredere kritische bevraging van patriarchale
iInvloeden in de kunst binnen Leen Voets werk.

Terug naar index T




Melissa Gordon (°1981)
3260 Coney Island Avenue, Brooklyn NY, 1944

Female Readymade (X ray of Mondrian painting, sticks from Marlow Moss
paintings, re-painting of ‘The Sea of Ice’, George Sand, house on the dutch dunes,
boots, 'The Waves/’, riding crop, bungee cord, wind vane, fishing net, cut out ‘Fluid
Concept’, digital wave erasure), 2021

Female Readymade (Pollock’s shed, photos of Janet Sobel, letter from Mark
Rothko, keys, wire cutters, “Blow Up” detail of Pollock painting and of Sobel
painting, chain, smoking gun, p.218 of Ameri—can Type Painting’, gestures), 2021

Female Readymade (Helen’s calendar, Morris Louis’ account of April 4th, 1953,
plug, long shadow, Kairos, Marianne Moore quote), 2023

Melissa Gordon reflecteert in haar prints en
schilderijen vaak op de kunstgeschiedenis.

Deze presentatie toont onder meer werk dat

de schildersgebaren van het abstract expres-
sionisme problematiseert en documenteert

hoe ze voortbouwen op werk van vrouwelijke
voorgangers. Zo verwijst ze naar de invloed die
Helen Frankenthaler had op het werk van Morris
Louis, en naar Janet Sobels drip-techniek die
door Jackson Pollock werd overgenomen. Deze
nalatenschappen zijn tot op vandaag amper
gekend. Dat geldt ook voor het werk van Marlow
Moss, wiens queer identiteit artistieke erkenning
In de weg stond, ondanks nauwe banden met Piet
Mondriaan en zijn werk. Alle werken hangen in een
reconstructie van Sobels atelier. Dit is niet alleen
een eerbetoon aan deze ondergewaardeerde
kunstenaar, maar biedt ook een nieuwe, trans-
parante, structuur voor een vollediger begrip van
de kunstgeschiedenis.

Terug naar index ™
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Vedran Kopljar (& ouders)
Painting After Painting [34 min. 35 sec.], 2025

‘Painting After Painting’ is een muurschildering

die fungeert als een documentaire met hetzelfde
onderwerp en dezelfde titel als deze tentoon-
stelling. Het werk, dat 34 minuten en 35 seconden
duurt, past in de traditie van begeleidende video's
en documentaires bij tentoonstellingen. Dit soort
films biedt context en historisch inzicht bij ten-
toongestelde werken. Vaak is het bovendien

een poging om in interviews de ‘stem’ van de
kunstenaar te laten horen. Dit werk kan gezien
worden als extra duiding bij de tentoonstelling
‘Painting After Painting’, terwijl het tegelijk even-
zeer een kunstwerk binnen deze tentoonstelling is.
Video’s en films omgezet naar muurschilderingen
Zljn een recente toevoeging aan de praktijk van
Kopljar (& parents), waarvan de eerste werd
gemaakt in 2024 voor de tentoonstelling ‘Meta

Detective SCHOOL.

Terug naar index




Stijn Cole (°1978)
Colorscape Oostende 13/7/2024 19:02, 2024
Colorscape Oostende 13/7/2024 21:21, 2024

Stijn Coles werk wordt gedreven door een
fascinatie voor licht en de invloed ervan op onze
waarneming van kleur en vorm. Deze thematiek
verkent hij voornamelijk via landschappen. Cole
uit zich daarbij in een breed scala aan klassieke
kunstvormen, zoals schilderijen, tekeningen,
sculpturen en fotografische werken.

Een belangrijk onderdeel van zijn oeuvre
vormen de ‘Colorscape’-schilderijen. Hierbij maakt
Cole gebruik van een computerprogramma om
de kleurcomposities van landschappen nauw-
keurig te analyseren. Afbeeldingen worden terug-
gebracht tot 256 kleuren, geordend in een 16x16
raster. Hierin staat de helderste kleur linksboven
en de donkerste rechtsonder. Na het printen van
dit schema zoekt Cole meticuleus naar de juiste
tinten in olievert, die hij vervolgens op doek
aanbrengt.

Terug naar index T




Anne Van Boxelaere (°1983)
Agreement #7, 2024
Agreement #8, 2024
Agreement #9, 2024

Anne Van Boxelaere reageert in haar werk op

de stedelijke drukte en visuele vervuiling. Om
deze spanning tussen orde en chaos vast te
leggen, experimenteert ze met verschillende
formaten, met diverse soorten verf, maar ook met
figuratie en abstractie. In deze reeks verwerkte
ze reclamebrochures van supermarkten, laag per
laag aangebracht en opnieuw afgeschuurd, om
er vervolgens met acrylverf en gesso op verder
te werken. De titel ‘Agreement’ is onmiskenbaar
een complex begrip, dat de gelaagde aard van
het werk weerspiegelt. Het omvat niet alleen

de uiteindelijke overeenkomst, maar ook het
arbeidsintensieve proces dat daartoe leidt.

Terug naar index




Sarah Smolders (°1988)
Turning Oneself Into Place, 2025

Voor het werk “Turning Oneself Into Place’
vertrekt Sarah Smolders vanuit de architecturale
kwaliteiten van de tentoonstellingsruimte.
Smolders brengt accenten aan op de omringende
architectuur en reageert met ruimtelijke en
schilderkunstige bewegingen op specifieke
kenmerken. Doordat de kunstenaar subtiele ver-
schuivingen en veranderingen toevoegt, worden
details zichtbaar waar je anders achteloos aan
voorbij zou kunnen gaan. Het werk is dan ook een
uitnodiging om op een nieuwe manier te kijken en
de ruimte te ervaren.

Speciaal voor S.M.A K. bouwde Sarah
Smolders een ruimtelijke installatie die vertrekt
vanuit de blauwe hardsteen die het museum
omringt. Een steen die gekenmerkt wordt door
zijn typische groef, of ciselé. Door middel van
verschillende druk- en schildertechnieken zoals
frottage, kammen, en het gebruik van kalk en
bijenwas, vertaalt Smolders deze blauwe hard-
steen op papier. De volledige omtrek van het mu-
seum toont zichzelf hier in meerdere lagen die over
elkaar gewikkeld zijn in de ruimte. De twaalf stenen
duiden de hoeken van de fagcade aan en vormen
daarmee als het ware eenindexvan hetwerk. M
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Zoals vaker integreert Smolders ook residu’s uit
eerdere installaties. Hier zien we onbeschilderde
canvassen die samengehouden worden in kaders
uit padoek. Door blootstelling aan het zonlicht
zullen deze in kleurintensiteit afnemen. Deze
werken roepen de suggestie van vensters op en
versterken daarmee de dialoog tussen de binnen-
en buitenruimte van het museum.

Terug naar index




Schilders onderzoeken al langer hoe de kunst-
geschiedenis en de media stereotype voorstel-
lingen van het menselijk lichaam beinvioeden en
versterken. Ze zien identiteit niet als een persoon-
lijk gegeven, maar als een sociale constructie
die wordt gevormd door dwingende krachten en
machtssystemen, zoals het patriarchaat en de
overtuiging dat heteroseksualiteit de normis.
Uit hun kritische benaderingen ontstaan nieuwe
lichaamsbeelden, die niet enkel plekken van
weerstand zijn, maar ook het anders-zijn vieren.
In hun werk vormen zich identiteiten die elke
definitie overstijgen. Fluide en hybride wezens
verkennen onze onlosmakelijke verbondenheid
met - vaak waterachtige - natuurlijke en digitale
ecosystemen, terwijl ze de grenzen van ons
mens-zijn aftasten.

Het fluide lichaam




Natasja Mabesoone (°1988)
La Coiffure/Combing the Hair, 2025

Deze in-situ-installatie maakte Natasja
Mabesoone speciaal voor S.M.A.K. Ze bestaat

uit een reeks gelaagde zeefdrukken, monotypes
en tekeningen met make-up op behangpapier.

De installatie herinterpreteert het schilderij ‘La
Coiffure’ van Edgar Degas. Door foundation, blush,
lippenstift en andere make-up te gebruiken, wil
Mabesoone de rozige tinten van een traditionele
versie van vrouwelijkheid aandikken. Ze belicht

Z0 het spanningsveld tussen aanraken en kijken,
tussen de private en de publieke sfeer. Deze
thema's verkent Mabesoone vaker in haar werk.

In speelse en poéetische beelden geeft ze uiting
aan de sensualiteit en de subversieve aard van het
huiselijke leven. Met verschillende druktechnieken,
van monotypes tot afdrukken van haar eigen
lichaam, onderzoekt ze hoe een beeld door fysieke
druk kan worden overgebracht.

Terug naar index




Anna Zacharoff (°1987)
Successful Search History, 2025
Leading Questions, 2025

In deze reeks olieverfschilderijen verbeeldt Anna
Zacharoff minimalistische zeeorganismen op
onbewerkt canvas. Met haar focus op de blobvis,
die vormeloos ineenklapt wanneer die uit het water
wordt gehaald, onderzoekt de kunstenaar de
transformerende aard van deze diepzeewezens.
Net als in Zacharoffs bredere oeuvre, waar vissen,
zeeslakken, krabben en andere vormen van
onderwaterleven de hoofdrol spelen, roept deze
serie de uitgestrektheid en de mysterieuze dieptes
van de oceaan op. Deze schilderijen zijn enerzijds
klassieke vormstudies, maar stellen anderzijds ook
de waarneming en de (on)toereikendheid van het
begrip van andere soorten in vraag.

Terug naar index




Vedran Kopljar (& ouders) (°1991)
InnerSpacePortal (Ajugubuh), 2022

De reeks ‘InnerSpacePortals’ neemt een aparte
plaats in binnen het oeuvre van Vedran Kopljar,
die naast schilderkunst ook meer conceptueel en
performatief werk omvat. Deze schilderijen zijn het
resultaat van zijn onderzoek naar binnenruimtes,
zowel in lichamelijke, als in metaforische en
poetische zin. Kopljar beschouwt de reeks als
een portaal naar wat wij ervaren of projecteren in
de ruimte. Voor hem is schilderkunst een illusie,
aangedreven door ons verlangen om te zien

wat we hopen te zien. De werken balanceren
tussen object en schilderij, in de vorm van
doeken met uitgesproken organische houten
lijsten. De lijsten fungeren als poort, de doeken
als de ‘andere ruimte’. Kopljar werkt dan ook wel
vaker rond de idee van het kader en het illusoire
karakter van schilderkunst binnen de westerse
kunstgeschiedenis.

Terug naar index




Brieuc Dufour (°199%)
Kissiguma, 2020

In ‘Kissiguma’, een driedimensionaal schilderij op
maat van het menselijk lichaam, versmelt Brieuc
Dufour traditionele beeldtechnieken met fysieke
expressie en digitale cultuur. Als kunstenaar en
voormalig student psychomotorische therapie,
maakt hij de verbinding tussen kunst en zorg. Dat
doet hij met gelaagde, kleurrijke werken die zowel
lichamelijke, organische als digitale elementen
bevatten. Door beelden van digitale ruis, zoals
glitches, pixels en bugs, met verf en zeefdruk te
combineren, cre€ert hij werken die de grenzen
tussen het fysieke en het virtuele doen vervagen.
Dufour nodigt ons uit om deze rijke interacties van
het lichaam en zijn omgeving op te zoeken om zo
onze zintuiglijke ervaringen, emoties en fysieke
gewaarwordingen te verrijken.

De ‘Colorscapes’ zijn abstracte vertalingen
van landschappen, visuele DNA-profielen van
specifieke plaatsen op specifieke momenten.
Met deze methode vangt Cole de vluchtige en
ongrijpbare eigenschappen van onze natuurlijke
omgeving. Zijn werk wordt zo een poetische
registratie van tijd en verandering.

Terug naar index
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Che Go Eun (°1988)
Diptych, 2017

In ‘Diptych’ schildert Che Go Eun een pornogra-
fische internetadvertentie die op haar werd gericht
nadat ze van Korea naar Belgie was verhuisd.

De ondoorgrondelijke online algoritmes herinter-
preteerden en seksualiseerden haar Aziatische
identiteit. Met dit werk breidt de kunstenaar
vragen over de representatie van vrouwen uit

naar de digitale wereld en onderzoekt ze de

online vooroordelen met betrekking tot gender,
etniciteit en leeftijd.

Terug naar index T




Kati Heck (°1979)
Zum Teufel Positionen! 2012

Hoewel Kati Heck vooral bekend is als schilder,
omvat haar oeuvre ook beeldhouwkunst, film,
performance en fotografie. Haar werk heeft een
gedurfde, vaak groteske esthetiek met een sterk
narratieve inslag. Verwijzingen naar de kunst-
geschiedenis, literatuur en folklore combineert
Heck met scenes uit haar dagelijkse leven. Vaak
wisselt ze daarbij realistische uitvoeringen van
details af met meer schematische of oningevulde
stukken op het doek. Ook in dit schilderij is dat het
geval. In deze weergave van een droom zit een
figuratieve schilder - duidelijk een zelfportret van
Heck - met een abstracte schilder aan tafel. Het
werk roept op tot dialoog en dromen over kunst.

Terug naar index T

Trappenhal



Leerlingen DUO2Gent, William Ludwig Lutgens
The Hustle Algorithm, 2025

Wanneer ben je succesvol en wat betekent het
werkelijk’? Het aantal volgers op sociale media,
viraal gaan of jezelf een ‘influencer’ kunnen
noemen, spelen hier vandaag een grote rol in.
De leerlingen van de derde graad duaal leren
van DUO2Gent verwerkten hun kijk hierop in
The Hustle Algorithm. Onder begeleiding van
kunstenaar William Ludwig Lutgens en ‘S.M.A.K.
Beweegt'-gidsen Omar Pluymers en Bert Warson
werkten ze personages uit die lijken op bekende
figuren. In de korte scenes geven de leerlingen
kritiek op actuele gebeurtenissen en het fake
gehalte van de wereld van ‘influencers'.

Terug naar index
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Nico Dockx, VOET architectuur
& Studio Zuidervaart
Tussen Piraten en Papegaaien, 2023-25

Het paviljoen van Nico Dockx, VOET architectuur
& Studio Zuidervaart is een ontmoetingsplek
voor kunstenaars en publiek: een creatieve vrij-
plaats voor discussie, workshops en artis-tieke
ontmoetingen. Geinspireerd op een spinnen-
webstructuur beweegt de constructie als eenl|
evend organisme mee met de mens en de natuur.
Binnen de buizenstructuur zijn schildersdoeken
opgehangen, die tijdens de tentoonstellings-
periode geleidelijk aan worden beschilderd.

Op uitnodiging van Be-Part werd het voor het
eerst in 2023 opgebouwd in Waregem en reisde
het daarna naar de Triennale Kortrijk, om nu neer
te strijken in Zaal 1van S.M.A.K. Met het oog op
duurzaamheid worden de materialen telkens
opnieuw gebruikt.

Terug naar index
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